
FRANCESCO TRAINI 

Virgen con el niño (1345) 

ANTONIAZZO ROMANO 

Tríptico del busto de Cristo acompañado a su izquierda 

por S. Juan Evangelista y Sta. Columba y a la derecha S. 

Juan Bautista y S. Pedro Apóstol (1495) 

EL MAESTRO DE LA 

MISERICORDIA 

San Eloy en el taller de 

orfebrería.(Izq.) 

 

San Eloy ante el rey Clotario 

(Dcha.) 

(1370) 

LA PINTURA ITALIANA, EL ALMA DEL MUSEO DEL PRADO 

El Trecento italiano en cuanto al arte, se refiere al siglo XIV. 

En este periodo el centro del universo pasa a ser el hombre y en cuanto a la iglesia el 

predominio de los Dominicos deja paso a los Franciscanos notándose esta transición en la 

pintura. 

Se producen dos corrientes: la Florentina y la Sienesa. Ambas rompen con la tradición 

bizantina imperante hasta ese momento abandonando los fondos dorados y sustituyendo una 

pintura plana por otra en la que se empieza a usar la perspectiva creando sensación de 

profundidad. 

Uno de estos ejemplos bizantinos fue FRANCESCO TRAINI 

que en obra άƭŀ ±ƛǊƎŜƴ Ŏƻƴ Ŝƭ ƴƛƷƻέ (temple sobre tabla) 

muestra las reminiscencias góticas. 

ANTONIAZZO ROMANO es otro artista de este periodo con 

su obra del άTǊƝǇǘƛŎƻ ŘŜƭ ōǳǎǘƻ ŘŜ /Ǌƛǎǘƻέ (temple sobre tabla 

cuya imagen tiene todas las características de un icono 

bizantino, plana e inexpresiva. 

En el Trecento se pasa del icono 

a la pintura. Se abandona la 

clara de huevo y se sustituye por 

el aceite como diluyente de los 

pigmentos permitiendo el uso 

de pinceles de dos y tres pelos 

para reproducir los detalles de 

los brocados, joyas y demás 

elementos pequeños. 

Con la introducción del oleo copiado de los pintores flamencos, la pintura adquiere los brillos 

que con el temple no se conseguían. 

EL MAESTRO DE LA MISERICORDIA con dos tablas al temple dorado ά{ŀƴ 9ƭƻȅ Ŝƴ Ŝƭ ǘŀƭƭŜǊ ŘŜ 

ƻǊŦŜōǊŜǊƝŀ ȅ ŀƴǘŜ Ŝƭ ǊŜȅ /ƭƻǘŀǊƛƻέ ya introduce la arquitectura en sus pinturas. 



GIOVANNI DAL PONTE 

Las Siete Artes Liberales (1435) 

GUIDO ASPERTINI 

La continencia de Escipión (1496) 

AMICO ASPERTINI 

El rapto de las Sabinas (1496) 

GIOVANNI DAL PONTE con su obra ά[ŀǎ {ƛŜǘŜ !ǊǘŜǎ [ƛōŜǊŀƭŜǎέ (temple y oleo sobre tabla) 

servía de decoración frontal de un arcón. 

En el centro se encuentra la ASTRONOMÍA con la esfera terrestre en la mano y sentado a sus 

pies está Tolomeo leyendo un libro de astronomía. A su derecha la GEOMETRÍA con una 

escuadra y un compás acompañada de Euclides. A continuación la ARITMÉTICA con una tabla 

de cálculo acompañada de Pitágoras y por último la MÚSICA con un órgano. A la izquierda en 

primer lugar se encuentra la RETÓRICA acompañada de Cicerón, a continuación se sitúa la 

DIALÉCTICA portando una rama de olivo acompañada de Aristóteles y por último la 

GRAMÁTICA. 

Todos los personajes son coronados con ramas de olivo por unos angelotes llamados Putis. 

Las Artes Liberales forman el TRIVIUM y el CUADRIVIUM. 

GUIDO Y AMICO ASPERTINI son dos hermanos pertenecientes a la escuela Boloñesa que 

tienen dos obras pintadas al oleo sobre tabla, ά[ŀ ŎƻƴǘƛƴŜƴŎƛŀ ŘŜ 9ǎŎƛǇƛƽƴ ά y ά9ƭ ǊŀǇǘƻ ŘŜ ƭŀǎ 

{ŀōƛƴŀǎέ. 

En ambos cuadros los personajes tienen un gran movimiento. 



FRA ANGÉLICO 

La Virgen de la granada (1426) 

FRA ANGÉLICO 

La Anunciación (1430) 

FRA ANGÉLICO 

Predela (1430) 

GUIDO DI PIETRO más conocido por FRA ANGÉLICO en sus primeros momentos se le considera 

un pintor gótico con obras como ά[ŀ ±ƛǊƎŜƴ ŘŜ ƭŀ 

ƎǊŀƴŀŘŀέ (temple sobre tabla) en la que da gran 

movimiento a la ropa de la Virgen. 

En el retablo de ά[ŀ !ƴǳƴŎƛŀŎƛƽƴέ ya usa una técnica 

mixta de oleo y temple sobre tabla. 

Incorpora la arquitectura al cuadro con lo que añade 

perspectiva. 

El uso del lapislázuli dota a los azules de los ropajes de la 

Virgen de una gran luminosidad. 

Gran detalle en el tratamiento de las plantas y florecillas 

del jardín del que son expulsados Adán y Eva. 

El retablo se complementa con una predela en la parte 

inferior que actualmente se encuentra en restauración. 

  



SANDRO BOTICELLI 

Escenas de la historia de Nastagio degli 

Onesti (1483) 

En esta época en Florencia gobernaban los Médici y es Lorenzo el Magnífico el que encarga y 

financia la reconstrucción del Convento de San Marcos (actualmente Museo Nacional de San 

Marcos). Los Médici se convierten en mecenas con la aportación de grandes cantidades de 

fondos para la obra que propicia el uso de los mejores materiales (coral y lapislázuli para los 

colores rojos y azules) para proporcionar gran luminosidad a los frescos de FRA AGÉLICO. 

ALESSANDRO DI MARIANO DI VANNI FILIPEPI conocido por SANDRO BOTICELLI pertenece y 

lidera el movimiento cultural promovido en Florencia por Cosme de Médici con la creación de 

la Academia Neoplatónica Florentina. 

El encargo de éste de cuatro tablas pintadas al 

temple de las que tres se encuentran en el 

Prado y la cuarta en el Palacio Puzzi de 

Florencia sobre la άEscenas de la historia de 

bŀǎǘŀƎƭƛƻ ŘŜƎƭƛ hƴŜǎǘƛέ. 

9ǎǘłƴ ōŀǎŀŘŀǎ Ŝƴ ƭŀ ƴƻǾŜƭŀ ά9ƭ 5ŜŎŀƳŜǊƽƴέ ŘŜ 

Boccaccio. 

En la primera tabla Nastagio aparece 

representado tres veces en el cuadro. Dos en 

primer término caminando cabizbajo por el 

rechazo de su amada y luchando con los 

perros que atacan a una dama desnuda 

perseguida por un jinete. Al fondo a la 

izquierda conversa con sus compañeros. 

En la segunda tabla Nastagio queda 

horrorizado ante el asesinato de la mujer a 

manos del jinete que le extrae el corazón y se 

lo arroja a los perros mientras al fondo se 

reanuda la persecución de nuevo. 

En la tercera tabla Nastagio organiza un 

banquete en el campo para mostrar a su 

amada y sus familiares los acontecimientos 

narrados en las dos tablas anteriores a los que 

asisten horrorizados. En dos árboles del fondo 

se encuentran los escudos de ambas familias, 

los Puzzi y los Bini. 

En la cuarta tabla se representa el banquete de la boda de Nastagio. 

Boticelli introduce gran movimiento en las escenas así como los paisajes, la vegetación y la 

arquitectura. 

Con la aparición de Girolamo Savonarola, religioso dominico, confesor de Lorenzo de Médici y 

organizador de la hoguera de las vanidades, predicador e instigador de un movimiento de 

férrea disciplina religiosa hizo que Boticelli se convirtiera en un pintor mas perdiendo parte de 

su genialidad inicial. 



ANDREA MANTEGNA 

El tránsito de la Virgen (1462) 

ANTONELLO DA MESSINA 

Cristo muerto, sostenido 

por un ángel (1470) 

CORREGGIO 

La Vigen y el Niño con San 

Juanito (1515) 

ANDREA MANTEGNA pertenece al cuatrocento italiano está presente en el Prado con una 

ǘŀōƭŀ Ŏƻƴ ǘŞŎƴƛŎŀ ƳƛȄǘŀΦ ά9ƭ ǘǊłƴǎƛǘƻ ŘŜ ƭŀ ±ƛǊƎŜƴέ 

que con el desarrollo de la geometría introduce 

una perspectiva cónica. Representa la tercera 

anunciación en la que aparece la ciudad de 

Mantua al fondo. 

Los rostros de los apóstoles son muy reales con 

gesto acongojado y las telas adquieren grandes 

tonalidades. 

La escena está representada conforme a los 

Evangelios Apócrifos con once apóstoles ya que 

falta Judas Iscariote. 

Los limbos dorados con piedras van 

desapareciendo. 

ANTONELLO DA MESSINA también es pintor cuatrocentista italiano. Considerado uno de los 

introductores de la técnica del oleo en Italia. 

En el cuadro ά/Ǌƛǎǘƻ ƳǳŜǊǘƻΣ ǎƻǎǘŜƴƛŘƻ ǇƻǊ ǳƴ łƴƎŜƭέ con 

técnica mixta sobre tabla. 

Gran realismo en la representación de Cristo tanto en el rostro 

como en su anatomía. 

Al fondo un paisaje luminoso y el ángel lloroso sosteniendo a 

Cristo muerto y la calavera que simbólicamente alude al monte 

Gólgota. 

 

ANTONIO ALLEGRI DA CORREGGIO pintor renacentista 

italiano considerado manierista de la escuela de Parma. 

Vamos a centrarnos en dos de sus obras presentes en el 

Prado. 

ά[ŀ ±ƛǊƎŜƴ ȅ Ŝƭ bƛƷƻ Ŏƻƴ {ŀƴ Wǳŀƴƛǘƻέ, oleo sobre tabla 

de composición triangular. 

Dos fuentes de luz, una para los personajes y otra que 

ilumina el paisaje del fondo. 

En el otro cuadro que analizamos άbƻƭƛ ƳŜ ǘŀƴƎŜǊŜέ, oleo 

sobre tabla que posteriormente fue pasada a lienzo se ha pasado de un estilo tranquilo a otro 

con mas movimiento. 



CORREGGIO 

Noli me tangere (1525) 

DANIELE DA VOLTERRA 

Retrato de caballero (1550-55) 

BERNARDINO LUINI 

Sagrada Familia (S. XVI) 

Cristo adopta una postura en escorzo con una 

composición diagonal. 

Los ropajes tienen gran cantidad de tonalidades. 

DANIELE DA VOLTERRA apodado IL BRAGUETTONE por 

su trabajo encargado por el papa Pio V para cubrir los 

genitales de las figuras del Juicio Final en la capilla 

Sixtina realizadas por Miguel Ángel como consecuencia 

de los nuevos pensamientos de la contra-reforma. 

 

 

 

La obra que comentamos es el oleo sobre tabla 

άwŜǘǊŀǘƻ ŘŜ ŎŀōŀƭƭŜǊƻέ en el que coloca al 

modelo sobre un fondo oscuro con alto 

contraste de luces y sombras sobre todo en el 

rostro. 

Es el único retrato realizado por Volterra. 

 

 

BERNARDINO LUINI pintor del renacimiento italiano 

cuya obra ά{ŀƎǊŀŘŀ CŀƳƛƭƛŀέ es una tabla pintada al 

oleo con una composición claramente triangular con 

los tres personajes mientras que San José queda a un 

lado sin participar en la escena. 

RAFAEL SANZIO pintor y arquitecto renacentista fue 

acogido por el mecenazgo de los Médici. A lo largo de 

toda su carrera queda obsesionado por las madonas 

debido a la temprana orfandad de su madre. 

Inicia el aprendizaje con su padre y al quedar huérfano 

de éste le lleva a independizarse. 

Una de sus primeras obras es el oleo sobre tabla ά9ƭ 

/ŀǊŘŜƴŀƭέ del que se sabe que pertenecía a la curia 

del Papa Julio II dotado de gran realismo. 

  



RAFAEL SANZIO 

El Cardenal (1510-11) 

RAFAEL SANZIO 

Sagrada Familia con San Juanito, Virgen de la 

rosa (1517) 

RAFAEL SANZIO 

La Virgen del roble (1518-20) 

RAFAEL SANZIO 

Sagrada Familia, Virgen de la perla (1518) 

Las madonas de Rafael tienen todas el mismo rostro ya 

que pertenecía a una misma modelo que era su amante 

apodada la άŦƻǊƴŀǊƛƴŀέ pues su padre era panadero. 

La primera de las tres obras que analizamos es άLa 

Sagrada CŀƳƛƭƛŀ ŘŜ ƭŀ ǇŜǊƭŀέ, un oleo sobre tabla con 

composición triangular en la que San José se sitúa al 

fondo sin apenas iluminación. 

 

 

 

 

Como era costumbre en la época el Niño Jesús 

es representado exhibiendo sus genitales. 

Incorpora la arquitectura con una ciudad en 

ruinas con iluminación independiente de la de 

los personajes y la de San José. 

 

 

 

 

 

 

 

 

 

 

 

 

En el oleo sobre tabla de la ά{ŀƎǊŀŘŀ CŀƳƛƭƛŀ 

Ŏƻƴ {ŀƴ WǳŀƴƛǘƻΣ ±ƛǊƎŜƴ ŘŜ ƭŀ Ǌƻǎŀέ con una 

composición triangular y San José queda en 

segundo plano con iluminación sólo del rostro. 



RAFAEL SANZIO 

Sagrada Familia con Rafael, Tobías y San 

Jerónimo (1513-14) 

 

RAFAEL SANZIO 

La Visitación (1517) 

En cuanto a la ά±ƛǊƎŜƴ ŘŜƭ ǊƻōƭŜέ que como las anteriores es un oleo sobre tabla, se cree que 

fue bocetada por Rafael y terminada por GIULIO ROMANO. 

Incorpora la arquitectura al cuadro con las ruinas de las termas de Caracala y la basílica de 

Magencio al fondo a la izquierda así como los restos de una columna sobre la que se apoya San 

José. 

[ŀ ±ƛǊƎŜƴ ǇǊŜǎŜƴǘŀ ǳƴŀ ǇƻǎǘǳǊŀ ŘŜ άŎƻƴǘǊŀǇƻǎǘƻέ Ŏƻƴ Ŝƭ ŎǳŜǊǇƻ ƎƛǊŀŘƻ ȅ {ŀƴ Wǳŀƴƛǘƻ ƭŜ ŜƴǘǊŜƎŀ 

ŀ WŜǎǵǎ ǳƴŀ ǘƛǊŀ Ŏƻƴ ƭŀ ƛƴǎŎǊƛǇŎƛƽƴ ά9ŎŎŜ ŀƎƴǳǎ 5Ŝƛέ ǉǳŜ ǎƛƎƴƛŦƛŎŀ άŜǎǘŜ Ŝǎ Ŝƭ ŎƻǊŘŜǊƻ ŘŜ 5ƛƻǎέΦ 

La perspectiva va hacia dentro y la iluminación de izquierda a derecha. 

En la ά{ŀƎǊŀŘŀ CŀƳƛƭƛŀ Ŏƻƴ wŀŦŀŜƭΣ ¢ƻōƝŀǎ ȅ 

{ŀƴ WŜǊƽƴƛƳƻέ se conjugan el antiguo y el 

nuevo testamento. 

Pintada al oleo sobre tabla. Con una 

composición triangular e iluminación de 

izquierda a derecha. 

 

 

En άLa VƛǎƛǘŀŎƛƽƴέ obra pintada al oleo sobre tabla iniciada por Rafael y terminada por GIULIO 

ROMANO mientras que el paisaje lo realiza GIOVANNI FRANCESCO PENNI. 

Representa la visita de la Virgen a su prima ya mayor Isabel embarazada de San Juan. 

Al fondo se reproduce la escena de Jesucristo siendo bautizado por San Juan en el río Jordán e 

incorpora ruinas al cuadro. 

Los colores son muy intensos por la buena calidad de los pigmentos que financiaban los 

Médici. 



RAFAEL SANZIO 

Caída en el camino del Calvario (1515-17) 

ANDREA DEL SARTO 

La Virgen con el Niño y un ángel (1522) 

ANDREA DEL SARTO 

El sacrificio de Isaac (1528) 

El cuadro ά/ŀƝŘŀ Ŝƴ Ŝƭ ŎŀƳƛƴƻ ŘŜƭ /ŀƭǾŀǊƛƻέ 

también llamada άEƭ tŀǎƳƻ ŘŜ {ƛŎƛƭƛŀέ es un 

oleo sobre tabla pasado a lienzo en el siglo XIX 

que supone un claro precedente del 

manierismo. 

Una composición clara con dos diagonales que 

convergen en Cristo. Una formada por el grupo 

de mujeres entre las que se encuentra la Virgen 

y otra formada por la cruz. Las lanzas 

componen otras diagonales muy marcadas. 

Los paños y cabellos están tratados de una 

manera exquisita con colores muy intensos. Es 

un cuadro con mucho movimiento en el que 

destaca el contraposto del sayón con la cuerda 

a la izquierda. 

 

Pintor claramente manierista es ANDREA DEL 

SARTO.del que vamos a estudiar dos cuadros: 

ά[ŀ ±ƛǊƎŜƴ Ŏƻƴ Ŝƭ bƛƷƻ ŜƴǘǊŜ {ŀƴ aŀǘŜƻ ȅ ǳƴ 

łƴƎŜƭέ ǘŀƳōƛŞƴ ƭƭŀƳŀŘƻ άǳƴ ŀǎǳƴǘƻ ƳƝǎǘƛŎƻέ. 

 

Forma dos triángulos en la composición. Uno 

con la Virgen y el Niño y otro formado por todo 

el grupo. 

Sigue incorporando las ruinas en el paisaje. La 

luz entra por la izquierda. 

Al fondo representa a Santa Isabel con el Niño 

huyendo de la matanza de los inocentes. 



IL PARMIGIANINO 

Santa Bárbara (1522) 

IL PARMIGIANINO 

Pedro María Rossi, conde de San 

Segundo (1535) 

Otra obra relevante de este pintor es άEƭ ǎŀŎǊƛŦƛŎƛƻ ŘŜ LǎŀŀŎέ. 

Se puede decir que se trata del primer cuadro con un estilo claramente manierista. 

El ambiente es más oscuro rompiendo la armonía pero tanto la composición como los colores 

son perfectos. 

Representa el sacrificio ordenado por Jahavé a Abraham para sacrificar a su hijo Isaac. Cuando 

se propone ejecutar el sacrificio, envía un ángel, arriba a la derecha sobre un fondo paisajístico 

para paralizarlo y que sacrifique en su lugar un cordero que se encuentra a la izquierda. 

 

En 1492 coincidiendo con el descubrimiento de América el Papa que ocupa el Vaticano es el 

español perteneciente a la familia Borgia Alejandro VI. 

La vida licenciosa de los Médici y el mismo Papa da lugar a que el religioso dominico 

Savonarola iniciase una campaña en contra de éstos organizando la hoguera de las vanidades 

para que los florentinos arrojaran a ella cuadros y libros considerados licenciosos así como 

objetos de lujo, etc. Sus seguidores fueron llamados llorones. 

El Papa después de excomulgarlo lo manda apresar y es condenado por herejía a morir 

quemado en la hoguera en 1498. 

En 1517 se produce el cisma liderado por Lutero y en 1528 las tropas imperiales de Carlos I 

atacan los estados Pontificios produciéndose el llamado Saco de Roma. 

Los manieristas rompen con el estilo de Rafael como reacción al equilibrio de formas del 

Renacimiento. 

El Manierismo está a caballo entre el Renacimiento y el Barroco. 

GIROLAMO FRANCESCO MARIA MAZZOLA apodado IL PARMIGIANINO por su lugar de 

nacimiento que fue la ciudad de Parma es un pintor ya inmerso en pleno Manierismo. 

 

 

 

 

 

 

 

 

 



IL PARMIGIANINO 

Sagrada Familia con ángeles (1524) 

FRANCESCO ROSSI, IL SALVIATI 

Sagrada Familia del papagayo (1543) 

CARLO PORTELLI 

La caridad (1550-60) 

Con su cuadro ά{ŀƴǘŀ .łǊōŀǊŀέ también 

llamado άƭŀ {ƛōƛƭŀέ pintado al oleo sobre tabla 

destaca por el tratamiento del rostro de perfil 

sobre fondo oscuro con colores nacarados 

sosteniendo una torre. 

El retrato de άtŜŘǊƻ aŀǊƝŀ wƻǎǎƛΣ ŎƻƴŘŜ ŘŜ {ŀƴ 

{ŜƎǳƴŘƻέ realizado al oleo sobre tabla está 

representado con ricos ropajes y un fondo de 

brocados dorados y un paisaje de ruinas 

romanas. 

En el último cuadro comentado es ά{ŀƎǊŀŘŀ 

Familia con ángelesέ ǘŀƳōƛŞƴ Ŝǎ ǳƴ ƻƭŜƻ ǎƻōǊŜ 

tabla introduce un paisaje arbóreo de fondo. 

Con una composición diagonal San José con piel 

más oscura y la Virgen miran hacia abajo. 

El Niño Jesús y el ángel están gordos. 

La postura de las manos son muy forzadas. 

FRANCESCO ROSSI, IL SALVIATI del que 

analizamos la obra. ά{ŀƎǊŀŘŀ CŀƳƛƭƛŀ ŘŜƭ 

ǇŀǇŀƎŀȅƻέ presenta una desproporción muy 

acusada en el tamaño de la Virgen y el Niño. 

El ángel parece andrógino. Los ropajes tienen 

gran movimiento y las carnes tienen un tono 

perlado excepto San José que en la esquina no 

participa de la escena. 

Incorpora unas ruinas romanas con un 

sarcófago en el paisaje del fondo lo que hace 

mantener su renacentismo. 



SEBASTIANO DEL PIOMBO 

Cristo con la cruz a cuestas (1516) 

SEBASTIANO DEL PIOMBO 

Bajada de Cristo al Limbo (1532-35) 

CARLO PORTELLI del que exponemos su oleo sobre tabla άLŀ ŎŀǊƛŘŀŘέ, única obra de él en el 

Prado, es un pintor manierista. 

Tiene una composición con dos diagonales, una formada por el Niño, la Virgen y el angelote a 

su espalda y otra formada por los otros dos angelotes y el Niño Jesús. También habría que 

añadir un triángulo a la composición. 

Los colores son delicados y brillantes. 

Rompe con las dimensiones exageradas de brazos y manos con posturas muy forzadas. 

SEBASTIANO LUCIANI conocido por SEBASTIANO DEL PIOMBO pintor renacentista seguidor y 

protegido de MIGUEL ÁNGEL y formado con BELLINI y GIORGIONE. Su sobrenombre proviene 

de que era encargado de los sellos de plomo para los lacres. 

En las obras que vamos a comentar vemos la 

utilización de los colores azulados empleados 

por los pintores venecianos. La iluminación es 

de izquierda a derecha. 

 

El oleo sobre lienzo ά/Ǌƛǎǘƻ Ŏƻƴ ƭŀ ŎǊǳȊ ŀ 

ŎǳŜǎǘŀǎέ incorpora una novedad al presentar a 

Cristo tomando la cruz en el interior del palacio 

de Pilatos y el exterior se muestra a través de 

una ventana donde se ve el grupo que 

acompaña a Jesús hacia el Gólgota. 

La mano derecha la pinta deformada y los 

rostros tanto del sayón como de Cristo 

muestran un gran dramatismo. 



SEBASTIANO DEL PIOMBO 

Cristo con la cruz a cuestas (1532-35) 

SEBASTIANO DEL PIOMBO 

Piedad (1533-39) 

En el oleo sobre lienzo άBŀƧŀŘŀ ŘŜ /Ǌƛǎǘƻ ŀƭ [ƛƳōƻέ se representa como Cristo baja al Limbo 

para rescatar a Adán y Eva sobre los que se inclina. 

Se aprecia la influencia de MIGUEL ÁNGEL por la 

monumentalidad de las figuras con Cristo portando el 

estandarte de la Victoria y de la escuela Veneciana en 

el uso de los colores. 

Representa una escena de los Evangelios Apócrifos. 

En el ά/Ǌƛǎǘƻ Ŏƻƴ ƭŀ ŎǊǳȊ ŀ ŎǳŜǎǘŀǎέ ya de época 

manierista representa a Cristo sin corona de espinas 

con lo que el rostro tiene menos dramatismo. 

Los pliegues de la túnica se han reducido así como su 

brillantez. 

La técnica es de oleo sobre pizarra. 

 

 

El oleo sobre pizarra la άtƛŜŘŀŘέ de estilo 

claramente manierista para la que utilizó 

dibujos de MIGUEL ÁNGEL. 

Las manos de la Virgen son muy grandes y 

el cuerpo de Cristo presenta un 

contraposto con la llaga en el costado 

derecho. 

El tratamiento de las telas y los colores 

brillantes y luminosos son magistrales. 

 

 

La obra que atesora el Museo del Prado tiene como procedencia las colecciones reales que 

inician Carlos V y Felipe II. 

LA PINTURA VENECIANA. 

A través de las flotas que circulaban por el Mediterráneo, Venecia se consolida como un foco 

cultural de primera magnitud aunque tiene problemas de salubridad y la peste se cebara con 

ella en varias ocasiones. 

No puede competir con Florencia, Roma o Flandes. 

Su pintura se caracteriza por la ausencia de dibujo previo. Se pinta directamente sobre el 

soporte. No hay apenas pintura al fresco pues con la humedad reinante se desprendía con 

suma facilidad. 



GIOVANNI BELLINI 

Virgen con el Niño entre dos santas (1490) 

VINCENZO CATENA 

Cristo entregando las llaves a San Pedro (1520) 

TALLER DE BELLINI 

El Salvador (Finales del Siglo XV) 

BONIFAZIO DE PITATI 

Adoración de los pastores (1523) 

El primero de los pintores que vamos a estudiar 

es GIOVANNI BELLINI apodado GIAMBELLINO. 

Gran pintor renacentista de familia de pintores. 

Su oleo sobre tabla ά±ƛǊƎŜƴ Ŏƻƴ Ŝƭ bƛƷƻ ŜƴǘǊŜ 

dos santasέ está pintado con colores intensos. 

Los rostros están idealizados. Las santas son 

Santa Catalina a la izquierda y Santa Úrsula a la 

derecha con la flecha del martirio. 

Crea escuela y un gran taller teniendo a TIZIANO 

entre sus alumnos sobre el que influyó así como 

sobre GIORGIONE. 

VINCENZO DI BIAGIO CATENA formado en 

el taller de BELLINI es un pintor 

renacentista que tras viajar a Roma queda 

influenciado por RAFAEL y GIORGIONE. 

El oleo sobre tabla ά/Ǌƛǎǘƻ ŜƴǘǊŜƎŀƴŘƻ ƭŀǎ 

ƭƭŀǾŜǎ ŀ {ŀƴ tŜŘǊƻέ presenta una 

iluminación blanca idealizada que inunda 

toda la composición. 

Las facciones de los personajes están 

idealizadas y las gamas de colores 

aplicadas con delicadeza. 

Del TALLER DE BELLINI es la obra anónima ά9ƭ {ŀƭǾŀŘƻǊέ, oleo sobre 

tabla. 

Presenta un rostro totalmente idealizado e inexpresivo que el 

fondo casi negro ayuda a destacar con la luz blanca muy tamizada. 

 

 

 

BONIFAZIO DE PITATI pintor renacentista 

que en su oleo sobre tabla ά!ŘƻǊŀŎƛƽƴ ŘŜ 

ƭƻǎ ǇŀǎǘƻǊŜǎέ con una luz distribuida por 

todo el cuadro y con una composición 

simétrica en la que el triángulo central 

formado por la Virgen y el Niño coloca a 

ambos lados a los personajes. 

El fondo es un paisaje idílico con tres partes 

diferenciadas. 

Colores específicos de la escuela veneciana. 



LORENZO LOTTO 

San Jerónimo penitente (1546) 

LORENZO LOTTO 

Micer Marsilio Cassotti y su esposa Faustina (1523) 

TIZIANO 

La Virgen con el Niño entre San Antonio de 

Padua y San Roque (1508) 

LORENZO LOTTO perteneciente a la escuela 

veneciana fue un pintor de temas religiosos y 

retratos de los que extrajo la calidad psicológica 

de los personajes. 

En su oleo sobre lienzo ά{ŀƴ WŜǊƽƴƛƳƻ ǇŜƴƛǘŜƴǘŜέ 

le representa con los brazos en cruz en la postura 

de Cristo crucificado. 

La luz inunda todo el cuadro y al fondo pinta un 

paisaje idílico. 

Aparecen el látigo, la calavera y el crucifijo 

símbolos de su vida eremita penitente. El libro es 

una traducción de la Biblia al latín (La Vulgata). 

El manto y el sombrero rojos pertenecen a su 

condición de cardenal a la que renunció. 

En cuanto al retrato, el de άaƛŎŜǊ aŀǊǎƛƭƛƻ 

Cassotti y su esposa Cŀǳǎǘƛƴŀέ inunda de luz todo 

el cuadro. 

Tras ellos Cupido deposita un yugo sobre los 

hombros de los novios mientras Marsilio pone un 

anillo en el dedo corazón. 

El tratamiento de los ropajes, las joyas y peinados 

son magistrales. 

TIZIANO, VECELLIO DI GREGORIO formó parte de los talleres de los hermanos BELLINI. 

Posteriormente se asoció con GIORGIONE. 

Pintor del renacimiento Italiano, representó uno de los mayores exponentes de la escuela 

veneciana. 

ά[ŀ ±ƛǊƎŜƴ Ŏƻƴ Ŝƭ bƛƷƻ ŜƴǘǊŜ {ŀƴ !ƴǘƻƴƛƻ 

de Padua y San RƻǉǳŜέ, oleo sobre lienzo, 

es una de sus primeras obras. 

Composición triangular en el centro con dos 

figuras a ambos lados. 

Obra inacabada como se ve en el manto de 

la Virgen y el paño de honor al fondo 

rompiendo el paisaje  

Sobre el suelo una vara de azucenas que 

siempre acompaña a San Antonio. 



TIZIANO 

La Virgen con el Niño, Santa Dorotea y San 

Jorge (1515-18) 

TIZIANO 

La bacanal de los andrios (1523-26) 

TIZIANO 

La emperatriz Isabel de Portugal (1548) 

En el oleo sobre tabla ά[ŀ ±ƛǊƎŜƴ Ŏƻƴ Ŝƭ 

bƛƷƻΣ {ŀƴǘŀ 5ƻǊƻǘŜŀ ȅ {ŀƴ WƻǊƎŜέ 

descentraliza la figura de la Virgen con el 

Niño situándolos a la derecha. 

Utiliza medias figuras y salvo el rostro la 

Virgen, los demás personajes carecen de 

expresividad. 

Gran luminosidad en los colores y en la luz 

que inunda toda la escena. 

Las transparencias y los ropajes están 

tratados con gran maestría. 

ά[ŀ ōŀŎŀƴŀƭ ŘŜ ƭƻǎ ŀƴŘǊƛƻǎέΣ oleo 

sobre lienzo, forma parte de una 

trilogía de bacanales encargada por 

Alfonso I de Este. 

La gran figura de la parte inferior 

derecha podría representar a 

Ariadna. 

Representa una fiesta de Baco, dios 

de vino, en la isla de Andros. 

Composición diagonal ascendente 

desde la izquierda inferior a la 

derecha superior. 

Los personajes tienen gran 

movimiento 

 

Los retratos forman parte importante de su 

producción pictórica. 

El retrato de ά[ŀ ŜƳǇŜǊŀǘǊƛȊ LǎŀōŜƭ ŘŜ tƻǊǘǳƎŀƭέ, 

oleo sobre lienzo, realizado después de muerta a 

partir de uno pequeño realizado tiempo atrás. 

Se llena de luz y para dar profundidad al cuadro 

introduce una ventana al fondo con un paisaje. 

La sitúa sentada y ligeramente ladeada. 

Los ropajes y las joyas están tratados de una 

manera exquisita. 

  



TIZIANO 

Federico Gonzaga, I duque de 

Mantua (1529) 

TIZIANO 

El caballero del reloj (1550) 

TIZIANO 

Autorretrato (1562) 

El retrato de άCŜŘŜǊƛŎƻ DƻƴȊŀƎŀΣ L ŘǳǉǳŜ ŘŜ 

Mantuaέ, oleo sobre tabla, con un fondo neutro 

que ayuda a resaltar los ropajes de color azul 

ultramar con brocados perfectamente tratados. 

La luz inunda todo el cuadro e ilumina el rostro algo 

inexpresivo. 

Formato de tres cuartos que posa una mano sobre 

el perro que parece intervenir en la escena. 

 

 

 

 

 

 

El retrato ά9ƭ ŎŀōŀƭƭŜǊƻ ŘŜƭ ǊŜƭƻƧέ pintado al oleo 

sobre lienzo cuya identidad se desconoce. 

Tiene algunas partes sin rematar y contornos sin 

delimitar. 

La iluminación uniforme y el fondo neutro, hace 

resaltar el moaré de los ropajes. 

Con 75 años de edad y poco antes de su muerte 

por la peste, pinta un ά!ǳǘƻǊǊŜǘǊŀǘƻέ al oleo sobre 

lienzo con luz uniforme. 

Es enterrado en Venecia en la Basílica de Santa 

María dei Frori. 

Pintado de perfil con la dificultad que conlleva ya 

que necesita de varios espejos. 

Contornos sin perfilar reivindica sus diferencias 

con MIGUEL ÁNGEL al ponerse el collar de la 

Espuela de Oro. 

El pincel lo sostiene de una manera forzada. 

Tiziano fue un pintor de gran cultura y pinta para FelipŜ LL ά[ŀǎ tƻŜǎƝŀǎέΣ ǳƴ ƎǊǳǇƻ ŘŜ ǇƛƴǘǳǊŀǎ 

de tema mitológico para disfrute visual. Se trata de pintura sensual en contraposición a la 

pintura florentina que es más intelectual. 



TIZIANO 

Venus y Adonis (1554) 

TIZIANO 

Dánae recibiendo la lluvia de oro (1560-65) 

TIZIANO 

Venus recreándose con el amor y la 

música (1555) 

TIZIANO 

Venus recreándose con la música (1550) 

De estas pinturas alegóricas, dos se encuentran en el Prado. 

ά±Ŝƴǳǎ ȅ AŘƻƴƛǎέ es una de ellas, oleo sobre 

lienzo, representa a Venus de espaldas y en 

escorzo intentando retener a Adonis que 

quiere marchar de caza con sus perros. Júpiter 

envía un rayo de luz señalando el sitio donde 

aparecerá un jabalí que será cazado por éste. 

El otro oleo sobre lienzo es ά5łƴŀŜ 

ǊŜŎƛōƛŜƴŘƻ ƭŀ ƭƭǳǾƛŀ ŘŜ ƻǊƻέ representa el 

momento en que Júpiter posee a Dánae en 

forma de lluvia de oro que convertida en 

monedas es recogida por una anciana con la 

que Tiziano sustituyó a Cupido. Con la posición frontal frente a la de espaldas, el pintor 

representa las tres dimensiones en contra de su oponente MIGUEL ÁNGEL. 

Las telas son tratadas a base de manchas que posteriormente copiara VELÁZQUEZ. 

Las carnes tienen tonalidades muy suaves. La luz es difusa. El rostro de Dánae es sensual. 

Pinta las alegorías representando los cinco sentidos desde una visión neoplatónica. 

 

 

En ά±Ŝƴǳǎ ǊŜŎǊŜłƴŘƻǎŜ Ŏƻƴ Ŝƭ ŀƳƻǊ ȅ ƭŀ ƳǵǎƛŎŀέ, presenta al músico tocando el órgano y 

Cupido abrazando a Venus. 

El sentido del tacto se vería representado en ά±Ŝƴǳǎ ǊŜŎǊŜłƴŘƻǎŜ Ŏƻƴ ƭŀ ƳǵǎƛŎŀέ con la mano 

acariciando al perro. 



TIZIANO 

La Dolorosa con las 

manos abiertas (1555) 

TIZIANO 

Ecce Homo (1547) 

TIZIANO 

Cristo camino del Calvario (1560) 

TIZIANO 

Cristo con la cruz a cuestas (1565) 

Ambos son oleos sobre lienzo con una serie de elementos repetidos como son la ventana a 

través de la que se ve una pareja paseando, el pavo real, la fuente y la arboleda como 

continuación de los tubos del órgano. 

Presentan una luz uniforme que inunda toda la escena y el tratamiento de las carnes mantiene 

las tonalidades suaves que emplea en todos sus desnudos. 

En su producción religiosa, los reyes Carlos I y Felipe II le marcan mas pautas a seguir. Crea 

innovaciones en los soportes empleados utilizando pizarra, mármol o yeso. 

Las dos pequeñas obras pintadas 

sobre pizarra, ά[ŀ 5ƻƭƻǊƻǎŀ Ŏƻƴ ƭŀǎ 

Ƴŀƴƻǎ ŀōƛŜǊǘŀǎέ y el ά9ŎŎŜ IƻƳƻέ. 

Expresión de dolor de la Virgen y 

las lágrimas que resbalan por su 

rostro. Para el color del manto 

emplea el lapislázuli. 

El dramatismo del Ecce Homo se 

manifiesta en las marcas de los 

latigazos y las gotas de sangre 

resbalando por el rostro y el pecho. 

En la obra pintada al oleo sobre lienzo ά/Ǌƛǎǘƻ 

caƳƛƴƻ ŘŜƭ /ŀƭǾŀǊƛƻέ se representa el momento 

en que Simón Cireneo es obligado a portar la cruz 

cuando Cristo cae exhausto. 

El rostro de Cristo muy expresivo y en los brazos 

aparecen las marcas de los azotes con la mano 

izquierda apoyada en una piedra en la que firma 

Tiziano. 

 

9ƴ ƭŀ ƻōǊŀ ǇƻǎǘŜǊƛƻǊ ά/Ǌƛǎǘƻ Ŏƻƴ ƭŀ ŎǊǳȊ ŀ 

ŎǳŜǎǘŀǎέ Ŏƻƴ ǳƴŀ ŜȄǇǊŜǎƛƽƴ Ƴǳȅ ǊŜŀƭƛǎǘŀ ȅ 

dramática en el rostro y unas manos 

idealizadas con brillos en las uñas. 

Resulta llamativo el anillo que lleva el Cireneo 

en el dedo pulgar. 

La luz se distribuye por todo el cuadro de 

manera uniforme. 

  



TIZIANO 

El Salvador (1553) 

TIZIANO 

La Dolorosa con las manos cerradas (1554) 

TIZIANO 

Entierro de Cristo (1559) 

TIZIANO 

Entierro de Cristo (1572) 

El oleo sobre lienzo de ά9ƭ {ŀƭǾŀŘƻǊέ es un fragmento 

de una obra de tema la aparición de Jesucristo 

resucitado a María Magdalena. 

 

 

 

 

 

 

 

 

ά[ŀ 5ƻƭƻǊƻǎŀ Ŏƻƴ ƭŀǎ Ƴŀƴƻǎ ŎŜǊǊŀŘŀǎέ es un 

oleo sobre tabla encargado por el emperador 

Carlos V en el que expresa el dolor de la 

Virgen por el sufrimiento de su hijo con las 

lágrimas resbalando por el rostro tan 

criticadas por MIGUEL ÁNGEL. 

Sigue utilizando el lapislázuli para colorear el 

manto de la Virgen. 

En los dos modelos sobre el tema άEƴǘƛŜǊǊƻ ŘŜ /Ǌƛǎǘƻέ, oleos sobre lienzo, se pone de 

manifiesto la diferencia de tratamiento de la pintura en función de la cantidad pagada para su 

ejecución. 

 

 

En el pintado con anterioridad (izq.), los personajes están mejor tratados con una buena 

iluminación y en el sepulcro los relieves bien definidos. También en los ropajes se denota esa 

diferencia. 

Algunos identifican a Nicodemo que sostiene el torso de Cristo con el propio Tiziano. 

  



VERONÉS 

San Jerónimo meditando (1585) 

VERONÉS 

Magdalena penitente (1583) 

VERONÉS 

Moisés salvado de las aguas (1580) 

PAOLO CALIARI más conocido por PAOLO VERONESE (VERONÉS) es uno de los exponentes 

más destacados de la escuela veneciana coetáneo de Tiziano, siendo precursor del barroco. 

En su oleo sobre lienzo ά{ŀƴ WŜǊƽƴƛƳƻ ƳŜŘƛǘŀƴŘƻέ 

ilumina todo el cuerpo dando tonalidades verdosas al 

Cristo del crucifijo. 

Gran austeridad y detalle en la anatomía. Mirada 

reposada hacia el crucifijo. 

 

 

 

 

 

La άaŀƎŘŀƭŜƴŀ ǇŜƴƛǘŜƴǘŜέ, oleo sobre lienzo, 

presenta una expresión serena y emotiva con 

la mirada dirigida al cielo. 

Pocos elementos componen la escena 

(crucifijo, libro y calavera) y un fondo vegetal 

simplemente esbozado. 

La luz proveniente de lo alto ilumina el rostro.  

En el oleo sobre lienzo άaƻƛǎŞǎ ǎŀƭǾŀŘƻ ŘŜ ƭŀǎ 

ŀƎǳŀǎέ incorpora un paisaje flanqueado por dos 

árboles con una ciudad al fondo. 

El tratamiento de la escena con una gran 

suntuosidad como es el traje con brocados de la 

hija del faraón. 

Se trata de un tratamiento profano de un tema 

religioso. 

La composición es en V invertida. 

Resulta curiosa la incorporación de un enano en 

la escena. 

  



VERONÉS 

El joven entre la Virtud y el Vicio (1581) 

VERONÉS 

Susana y los viejos (1580) 

VERONÉS 

Sacrificio de Isaac (1585-88) 

VERONÉS 

Venus y Adonis (1580) 

Con la obra ά9l joven entre la Virtud y el 

±ƛŎƛƻέ, oleo sobre lienzo, trata un aspecto 

moral con las dos alternativas que tiene el 

joven. El Vicio lo representa con una 

cortesana que se insinúa enseñando las 

piernas y el escote mientras que la Virtud 

totalmente cubierta con ropajes y coronada 

de laurel. 

Al fondo aparece un paisaje con un templo 

clásico. 

En el cuadro ά{ǳǎŀƴŀ ȅ ƭƻǎ ǾƛŜƧƻǎέ, oleo sobre 

lienzo, narra el pasaje del antiguo testamento 

en el que Susana cuando se disponía a darse un 

baño, es sorprendida por dos ancianos que la 

hicieron proposiciones deshonestas que 

rechazó y fue acusada de adulterio por éstos y 

defendida por Daniel. 

La escena la representa en el jardín de un 

palacio veneciano, al fondo, con los personajes 

ricamente vestidos  

Colores brillantes y una luz que inunda todo el 

cuadro. 

El oleo sobre lienzo ά{ŀŎǊƛŦƛŎƛƻ ŘŜ LǎŀŀŎέ situa la 

escena en primer plano. 

Composición en diagonal con iluminación 

preponderante a Isaac y el Ángel mientras que la de 

Abraham queda oscurecida por la sombra que arroja 

el Ángel. 

 

 

 

 

 

 

 

 

El lienzo ά±Ŝƴǳǎ ȅ !Řƻƴƛǎέ recrea un pasaje 

de Las Metamorfosis de Ovidio. 

Venus sostiene sobre su regazo a Adonis en escorzo que duerme mientras le da aire. 



TINTORETTO 

Dama descubriendo el seno (1580-90) 

VERONÉS 

La disputa con los doctores en el Templo (1560) 

Las figuras de Venus y Cupido se muestran bien iluminadas mientras que Adonis aparece 

ligeramente en sombra. Los ropajes tienen unos colores brillantes que destacan sobre el 

paisaje del fondo. 

 

En el oleo sobre lienzo de gran formato se representa el pasaje bíblico en el que el joven Jesús 

se separa de sus padres y se lo encuentran en el Templo de Jerusalén discutiendo con los 

doctores. 

Lo coloca en alto y en el centro de la composición que cierra por la derecha con una triple 

columnata semicircular con capiteles corintios y a la derecha los personajes dispuestos en 

diagonal, tienen gran movimiento. El tratamiento del mármol de la columna central resulta 

extraordinario. 

JACOPO COMIN, apodado TINTORETTO 

por la profesión de su padre, tintorero. 

Autodidacta y coetáneo de Tiziano del que 

tomó el color y de Miguel Ángel su dibujo. 

La obra ά5ŀƳŀ ŘŜǎŎǳōǊƛŜƴŘƻ Ŝƭ ǎŜƴƻέ, 

oleo sobre lienzo, se cree que la dama 

representada es una cortesana veneciana 

aunque ésta se presenta con el rostro de 

perfil pero mostrando claramente los 

senos. 

El rostro sereno y las carnes con 

tonalidades verdosas. 

  



TINTORETTO 

El Lavatorio (1548-49) 

RUBENS 

Adán y Eva (1628-29) 

TIZIANO 

Adán y Eva (1550) 

Los cuadros en esta época no se realizaban para ser expuestos en museos sino para decorar 

estancias de los palacios o las iglesias que eran los que financiaban su ejecución. 

La obra ά9ƭ [ŀǾŀǘƻǊƛƻέ·es uno de estos casos en el que se pintaron 2 cuadros para decorar los 

laterales del altar mayor de la iglesia de San Marcuola en Venecia. El otro cuadro, άƭŀ ǵƭǘƛƳŀ 

ŎŜƴŀέ, se encuentra en su emplazamiento original. 

Obra de gran formato con fondo arquitectónico cuya perspectiva tiene continuación en la 

mesa y el suelo. 

El cuadro desde el punto de vista del espectador al contemplarlo va cambiando según se haga 

de frente con los personajes aparentemente dispersos o desde la derecha con una 

composición en diagonal desde Jesucristo pasando por la mesa y acabando en el arco al fondo 

de los edificios apareciendo entonces los personajes más ordenados por lo que coloca a los 

actores principales, Cristo y San Pedro, en el lado derecho. 

PEDRO PABLO RUBENS era diplomático alemán y como tal viajó a España en donde estudió la 

pintura de Tiziano del que copió algunos de sus cuadros. 

Pintor barroco de la escuela flamenca pintó casi toda su producción en España principalmente 

para Felipe IV siendo el Museo del Prado el que posee la mayor colección de sus obras. 

 

 

 

 

 

 

 

 

 

 



ANNIBALE CARRACCI 

Venus, Adonis y Cupido (1590) 

GUIDO RENI 

Virgen de la silla (1624-25) 

ANNIBALE CARRACCI 

La Asunción de la Virgen (1587) 

En la comparativa de la obra ά!Řłƴ ȅ 9Ǿŀέ de ambos pintores, Rubens introduce algunos 

cambios como son el papagayo posado en el árbol y la postura menos erguida de Adán. En 

cuanto al paisaje del fondo, resulta más colorido el de Tiziano mientras que las carnes sobre 

todo de Adán resultan más naturales las de Rubens. 

LA ESCUELA BOLOÑESA surge en Bolonia, ciudad con un gran empuje cultural y económico, 

entre los siglos XVI y XVII fundada por la familia CARRACCI y perteneciente al arte Barroco y 

estilo Clasicista. Crean la Accademia dei Naturale  

ANNIBALE CARRACCI fue uno de sus 

principales exponentes. 

ά±ŜƴǳǎΣ !Řƻƴƛǎ ȅ /ǳǇƛŘƻέ representa 

una escena basada en las 

Metamorfosis de Ovidio. 

Composición con una diagonal y un 

triángulo muy marcados. 

Las figuras de porte clásico en 

contraposto iluminadas con una 

fuente de luz proveniente de la parte 

superior derecha. 

 

 

En ά[ŀ !ǎǳƴŎƛƽƴ ŘŜ ƭŀ ±ƛǊƎŜƴέ narra la leyenda que 

dice que al morir la Virgen fue subida al cielo por 

unos ángeles en presencia de los apóstoles. 

La arquitectura del fondo y los colores utilizados 

muestran una influencia veneciana aunque introduce 

detalles barrocos con los personajes en escorzo con 

mucho movimiento y composición con diagonales. 

 

 

 

 

 

GUIDO RENI fue discípulo de los CARRACCI incorporándose 

a la Accademia degli Incamminati (recién embarcados) 

dirigida por LUDOVICO CARRACCI. 

Principalmente pintó temas bíblicos y mitológicos. 



GUIDO RENI 

Hipómenes y Atalanta (1624-25) 

GUIDO RENI 

El Apóstol Santiago el Mayor (1618-23) 

GUIDO RENI 

San Sebastián (1617-19) 

Su obra ά±ƛǊƎŜƴ ŘŜ ƭŀ ǎƛƭƭŀέ con una composición triangular rematada en la parte superior por 

dos angelitos que proceden a coronarla. 

Se considera una pintura fría con las carnes de tonos verdosos. 

El tema mitológico de άIƛǇƽƳŜƴŜǎ ȅ 

!ǘŀƭŀƴǘŀέ narra la historia de cómo 

Atalanta se ofreció en matrimonio a 

quien pudiera vencerla corriendo. 

Hipómenes aceptó el reto y con la 

ayuda de Venus que le suministró 

tres manzanas de oro que al irlas 

arrojando, lograba retrasarla. Así 

pudo vencerla y evitar la muerte que 

era el castigo si perdían. Una vez 

casados, Hipómenes se olvidó de 

agradecer a Venus la ayuda recibida y 

en represalia ésta los convirtió en 

leones. 

Presenta tonos verdosos en las carnes con una luz que 

resulta artificial dejando el fondo en semi-penumbra. 

Gran movimiento tanto de los personajes como de las 

telas. Composición con diagonales en forma de aspa. 

ά9ƭ !Ǉƽǎǘƻƭ {ŀƴǘƛŀƎƻ Ŝƭ aŀȅƻǊέ presenta una figura 

idealizada y al mismo tiempo realista con la mirada 

dirigida al cielo de donde proviene la fuente de luz. 

Con ropajes de color verde para la túnica y amarillo 

para el manto. 

 

 

 

 

 

Con ά{ŀƴ {Ŝōŀǎǘƛłƴέ se centra en destacar la 

sensualidad del personaje antes que el propio 

hecho narrado. 

Fuerte iluminación del cuerpo en contraposición a la 

penumbra del paisaje del fondo. 

Carnes en tonos grises y verdosos. 



GUIDO RENI 

Cleopatra (1640) 

MASSIMO STANZIONE 

Sacrificio a Baco (1634) 

MASSIMO STANZIONE 

La predicación del Bautista en el desierto (1635) 

ALESSANDRO TURCHI 

La Huida a Egipto (1630-33) 

ά/ƭŜƻǇŀǘǊŀέ muestra el momento de su suicidio al ser 

mordida por un aspid en el pecho. 

Composición típicamente barroca con una iluminación 

potente del cuerpo en contraste con el fondo oscuro. 

Gran movimiento en los ropajes y carnes muy pálidas. 

MASSIMO STANZIONE pertenece al mundo napolitano 

con ambiente mediterráneo. 

En ά{ŀŎǊƛŦƛŎƛƻ ŀ .ŀŎƻέ la luz que entra 

por la izquierda ilumina con fuerza a los 

personajes, mujeres tocadas con hojas 

de parra y niños que van a ofrecer a una 

estatua del dios Baco flores, frutas y vino. 

Gran intensidad de los colores y mucho 

movimiento con contrapostos sin dejar espacios en la composición, άƘƻǊǊƻǊ ǾŀŎǳƛέ. 

ά[ŀ ǇǊŜŘƛŎŀŎƛƽƴ ŘŜƭ .ŀǳǘƛǎǘŀ Ŝƴ Ŝƭ 

desiertoέ muestra un claro 

naturalismo con los personajes 

mostrando imperfecciones como la 

suciedad en los pies. 

La composición está formada por un 

triángulo a la derecha con San Juan, la 

madre y el niño, otro grupo en el 

centro y uno a la izquierda en sombra. 

 

 

ALESSANDRO TURCHI nacido en Verona se traslada a 

Roma donde desarrolla toda su carrera. 

Sus composiciones son ordenadas con una iluminación 

muy efectista. 

ά[ŀ IǳƛŘŀ ŀ 9ƎƛǇǘƻέ representa el pasaje bíblico con la 

Virgen y el Niño montados en un asno conducido por un 

ángel mientras que otro muestra el camino a San José. 

La luz desde la izquierda ilumina a todos los personajes. 

  



ANDREA SACCHI 

El nacimiento de San Juan Bautista 

(1628-29) 

IL GUERCINO 

Susana y los viejos (1617) 

IL GUERCINO 

San Pedro liberado por un ángel (1622) 

ANDREA SACCHI pintor típicamente barroco que en el 

cuadro ά9ƭ ƴŀŎƛƳƛŜƴǘƻ ŘŜ {ŀƴ Wǳŀƴ .ŀǳǘƛǎǘŀέ 

representa con gran colorido y una iluminación cenital 

que juega con las luces y sombras de los personajes. 

Al fondo está Santa Isabel. Composición de diagonales 

con un triángulo a la derecha. 

GIOVANNI FRANCESCO BARBIERI apodado IL 

GUERCINO por padecer estrabismo. De formación 

autodidacta. 

 

 

ά{ǳǎŀƴŀ ȅ ƭƻǎ ǾƛŜƧƻǎέ es la historia del 

Antiguo Testamento muy representada por 

los artistas de los siglos XVI y XVII. 

A la izquierda se muestra más naturalista con 

juegos de luces y sombras y las arrugas de los viejos mientras que Susana a la derecha es 

tratada de un modo naturalista con las carnes en tonalidades gris verdoso. 

ά{ŀƴ tŜŘǊƻ ƭƛōŜǊŀŘƻ ǇƻǊ ǳƴ łƴƎŜƭέ narra la 

anécdota de la huida de San Pedro que 

estaba en prisión y se le aparece un ángel 

que le dice que puede escapar mientras el 

carcelero duerme. 

La luz potente que entra por la derecha 

ilumina la escena en primer plano. 

Gran naturalismo en el tratamiento de las 

carnes con tonalidades gris verdoso. 

A la Escuela de Milán (Lombarda) 

pertenece GIULIO CESARE PROCACCINI 

cuya obra estuvo constreñida por la 

influencia contrarreformista ejercida por los cardenales de Milán Carlos y Federico Borromeo. 

ά[ŀ ƻǊŀŎƛƽƴ Ŝƴ Ŝƭ ƘǳŜǊǘƻέ narra el momento en que un ángel conforta a Jesús antes de su 

pasión mientras tres de sus apóstoles duermen en el huerto de Getsemaní. 

  



GIULIO CESARE PROCACCINI 

La oración en el huerto (1616-20) 

DANIELE CRESPI 

La Piedad (1626) 

DANIELE CRESPI 

La Flagelación (1625) 

PIETRO DA CORTONA 

La Natividad (1658) 

El rostro de Cristo está muy afectado como muestra la 

tonalidad más rojiza. 

La escena está fuertemente iluminada con luz 

procedente de la izquierda que ayuda a destacar los 

colores de las ropas. 

DANIELE CRESPI es otro representante de la Escuela 

Lombarda de estilo manierista. 

 

 

 

 

 

 

 

ά[ŀ tƛŜŘŀŘέ tiene una composición compacta 

con casi toda la superficie cubierta. A la 

izquierda en la penumbra sitúa un angelote 

llorando. 

Una iluminación cenital sobre el rostro de la 

Virgen y el cuerpo de Cristo así como su postura 

torsionada imprimen dramatismo a la escena. 

Cromatismo reducido con las carnaciones en tonos 

gris verdoso. Anatomía de Cristo muy bien resuelta. 

En ά[ŀ CƭŀƎŜƭŀŎƛƽƴέ se constata un gran estudio 

anatómico del cuerpo de Cristo. 

Iluminación procedente de la izquierda que juega 

con las luces y las sombras de los personajes. 

Gran realismo en el tratamiento de los rostros de los 

personajes que atan 

las manos a Jesús en 

la espalda. 

 

 

 

 



CARAVAGGIO 

David vencedor de Goliat (1600) 

VIVIANO CODAZZI 

Exterior de San Pedro, Roma (1636) 

BERNARDO STROZZI 

La Verónica (1620-25) 

PIETRO BERETTINI apodado DA CORTONA pintor y arquitecto del Barroco inicial. 

ά[ŀ ƴŀǘƛǾƛŘŀŘέ Ŝǎ ǳƴŀ ǇŜǉǳŜƷŀ ƻōǊŀ ǊŜŀƭƛȊŀŘŀ ǎƻōǊŜ ǇƛȊŀǊǊŀ ȅ añadiendo al oleo una pasta de 

vidrio llamada venturina con efecto brillante. 

MICHELANGELO MERISI DA CARAVAGGIO personaje 

controvertido envuelto en un asesinato y diferentes 

riñas que ocasionó su decadencia y tras una depresión 

su muerte. 

Vivió alquilado en un sótano iluminado por una ventana 

superior lo que le llevó a utilizar esa fuente de luz 

cenital en muchos de sus cuadros. 

9ƴ ά5ŀǾƛǎ ǾŜƴŎŜŘƻǊ ŘŜ Dƻƭƛŀǘέ ǳǘƛƭƛȊŀ Ŝǎŀ ƭǳȊ ŎŜƴƛǘŀƭ ȅ ǎŜ 

autorretrata. Dotado de gran naturalismo. 

Utilizaba modelos de gente corriente de la calle. 

VIVIANO CODAZZI pintor especializado 

en pintar perspectivas arquitectónicas y 

paisajes con ruinas. 

Colaboraban otros artistas como 

ANIELLO FALCONE pintando las figuras. 

En ά9ȄǘŜǊƛƻǊ ŘŜ {ŀƴ tŜŘǊƻΣ wƻƳŀέ se 

representa el estado de la plaza de San 

Pedro antes de las reformas de Bernini. 

La luz entra por la izquierda proporcionando 

al espacio arquitectónico y las figuras la sensación de una instantánea fotográfica de la época. 

BERNARDO STROZZI pintor genovés con una 

primera etapa influenciado por los flamencos y 

posteriormente por Caravaggio y otros pintores 

venecianos. 

En su obra ά[ŀ ±ŜǊƽƴƛŎŀέ se deja notar la influencia 

veneciana. 

Representa el momento en que el la Verónica 

despliega el paño con el que según los Evangelios 

Apócrifos había secado el sudor y la sangre de Cristo 

camino del Calvario. 

El paño blanco marca una clara diagonal que 

destaca sobre el colorido de los ropajes. 

  



BERNARDO STROZZI 

La curación de Tobías (1636) 

JOSÉ DE RIBERA 

La resurrección de Lázaro (1616) 

ά[ŀ ŎǳǊŀŎƛƽƴ ŘŜ ¢ƻōƝŀǎέ representa la 

escena bíblica en la que Tobías siguiendo 

las indicaciones del Arcángel Rafael 

deposita en los ojos de su padre la hiel 

de un pez para curar su ceguera. 

Sigue la estética de Caravaggio con un 

naturalismo muy acentuado. 

La utilización de colores tostados con 

una iluminación uniforme de la escena. 

JOSÉ DE RIBERA apodado LO 

SPAGNOLETTO pintor español que 

desarrolló toda su carrera en Italia. Copió el naturalismo de Caravaggio con juegos de luces y 

sombras así como sus modelos realistas. 

Cultivó los temas religiosos además de series de mendigos, filósofos o mitológicos. 

En su obra ά[ŀ ǊŜǎǳǊǊŜŎŎƛƽƴ ŘŜ [łȊŀǊƻέ 

se ve claramente esa influencia de 

Caravaggio por el naturalismo que 

muestran los personajes. 

Composición muy estable con Jesucristo 

en el centro de la escena señalando a 

Lázaro recién vuelto a la vida 

acompañado de varios apóstoles, Marta 

y María. Uno de los personajes se tapa 

la nariz con un paño. 

DOS PINTORAS EN EL MUSEO DEL PRADO 

SOFONISBA ANGUISSOLA pintora renacentista nacida en Cremona pertenecía a una familia 

noble baja de la ciudad formada por seis hermanas de la que ella era la mayor y un hermano. 

Su padre Amilcare proporcionó a sus hijas los medios para cultivarse en las Bellas Artes, la 

música, la literatura y otras disciplinas. 

Empezó estudiando pintura con un pintor local, Bernardino Campi y posteriormente con 

Bernardino Gatti. 

A los diecinueve años viaja a Roma donde conoció a MIGUEL ÁNGEL siendo informalmente 

instruida por éste adquiriendo cierto prestigio. 

Posteriormente viaja a Milán donde pinta a Duque de Alba quien la invita a formar parte de las 

damas de honor en la boda de Felipe II con Isabel de Valois trasladándose a España y 

ejerciendo como dama de compañía de la Reina y a su muerte tutora de las infantas Isabel 

Clara Eugenia y Catalina Micaela. En la corte española trabajó con Sánchez Coello siguiendo 

sus pautas para ejecutar los retratos de Felipe II, su hermana Juana, su hijo Don Carlos y otros 

personajes de la corte. 



SOFONISBA ANGUISSOLA 

Autorretrato ante el caballete (1556-57) 

SOFONISBA ANGUISSOLA 

Autorretrato tocando la espineta (1561) 

SOFONISBA ANGUISSOLA 

Autorretrato con Bernardino Campi (1550) 

De regreso a Italia tras un primer matrimonio con Fabrizio Moncada reside en Palermo hasta la 

muerte temprana de éste. 

De vuelta a Cremona conoce al que sería su segundo esposo estableciéndose en Génova 

donde pinta libremente. A los ochenta años se traslada de nuevo a Palermo donde reside 

hasta su muerte diez años después. 

Los retratos y autorretratos fueron sus principales trabajos tanto en Bolonia como en Roma. 

El ά!ǳǘƻǊǊŜǘǊŀǘƻ ŀƴǘŜ Ŝƭ ŎŀōŀƭƭŜǘŜέ se representa 

de medio cuerpo mirando al espectador y 

pintando un cuadro de la Virgen con el niño de 

estilo manierista. 

 

 

En el ά!ǳǘƻǊǊŜǘǊŀǘƻ ǘƻŎŀƴŘƻ ƭŀ ŜǎǇƛƴŜǘŀέ se 

muestra practicando una de las disciplinas que 

aprendió ante la mirada de su criada. 

El original ά!ǳǘƻǊǊŜǘǊŀǘƻ Ŏƻƴ .ŜǊƴŀǊŘƛƴƻ /ŀƳǇƛέ 

su maestro de pintura representado pintándola. 

Utiliza fondos neutros con una iluminación dirigida principalmente a las manos y el rostro. 

En esta época realiza varios retratos a los componentes de su familia. 

En el άwŜǘǊŀǘƻ ŘŜ ŦŀƳƛƭƛŀέ aparece el, padre con su hermana Minerva y su hermano pequeño 

Asdrubale. 

  



SOFONISBA ANGUISSOLA 

Retrato de familia (1557) SOFONISBA ANGUISSOLA 

La partida de ajedrez (1555) 

SOFONISBA ANGUISSOLA 

Retrato de su madre Bianca Ponzoni (1557) 

SOFONISBA ANGUISSOLA 

Retrato de su hermana con hábito de 

monja (1551) 

Utiliza vidrio machacado mezclado con los pigmentos 

con lo que logra dotar al cuadro de más brillantez. 

La parte inferior del está abocetada sin acabar. 

ά[ŀ ǇŀǊǘƛŘŀ ŘŜ ŀƧŜŘǊŜȊέ es otra de sus obras 

familiares. 

Retrata a sus hermanas Lucía, Minerva y Europa 

bajo la atenta mirada de la sirvienta. 

En todos los retratos familiares utiliza poses 

informales con escenas cotidianas. 

 

 

 

 

 

 

El άwŜǘǊŀǘƻ ŘŜ ǎǳ ƳŀŘǊŜ .ƛŀƴŎŀ tƻƴȊƻƴƛέ es 

una prueba de la naturalidad del posado, 

sentada y con un ligero escorzo. 

El άwŜǘǊŀǘƻ ŘŜ ǎǳ ƘŜǊƳŀƴŀ 9ƭŜƴŀ Ŏƻƴ Ƙłōƛǘƻ 

ŘŜ ƳƻƴƧŀέ de composición triangular como 

el anterior, sosteniendo un devocionario y 

mostrando gran serenidad. 

 

La luz inunda todas las escenas iluminando a 

los personajes de una forma general. 


